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RESUMO 
O trabalho é um relato de experiência sobre a aplicabilidade de uma proposta didática, intitulada de 
“Embrião Criativo”, realizada com alunos de uma Escola Pública Estadual do município de Juiz de 
Fora, que teve como objetivo o processo de criação de uma pintura mural. Além do processo de 
criação, divididos em três etapas, o trabalho propõe um debate teórico e metafórico sobre a Mediação 
Cultural e Nutrição Estética pautados nos estudos de Miriam Celeste Martins e Gisa Picosque. 
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ABASTRACT 
The work is an experience report on the applicability of a didactic proposal, entitled “Embrião 
Criativo”, carried out with students from a State Public School in the city of Juiz de Fora, which 
aimed at the process of creating a mural painting. In addition to the creation process, divided into 
three stages, the work proposes a theoretical and metaphorical debate on Cultural Mediation and 
Aesthetic Nutrition based on the studies of Miriam Celeste Martins and Gisa Picosque. 
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1 INTRODUÇÃO 
Na intenção de proporcionar uma experiência em artes que dialogasse com as práticas 
contemporâneas, a proposta didática a ser descrita busca inserir o aluno no processo de criação de 
uma pintura mural.  
A proposta foi realizada em uma escola da Rede Pública de Educação em de Juiz de Fora, na 
modalidade de tempo integral, entre os anos de 2017, 2018 e 2019, com alunos na faixa etária entre 
15 a 17 anos do primeiro e segundo anos do Ensino Médio. O processo criativo foi constituído em 
etapas, respeitando o tempo de afetação, percepção e envolvimento dos estudantes. Inicialmente, os 
alunos tiveram contato com os assuntos responsáveis por embasar e despertar o interesse pela prática. 
Logo em seguida, a fase de experimentação exigia dos alunos um olhar estético sobre o fazer artístico, 
propondo testes de formas e cores, por fim, foi realizada a prática da pintura mural cuja experiência 
pudesse ampliar outras formas de estar e produzir em uma escola. O processo de criação foi intitulado 
de “Embrião Criativo”, fazendo analogia ao período de gestação antes do nascer de uma vida. 
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Na elaboração do trabalho, a primeira etapa que está relacionada com os conceitos de 
“Mediação Cultural” e “Nutrição Estética” debatidos pelas autoras Miriam Celeste Martins e Gisa 
Picosque. Ainda nesta fase, a “Abordagem Triangular” de Ana Mae Barbosa servirá como base para 
levantamento de algumas reflexões. Na etapa subsequente a importância do diálogo é evidenciada ao 
conduzir a prática em sala de aula. Já na última etapa, trouxemos artistas para problematizar sobre a 
pertinência de um trabalho ocupar e reverberar o espaço público. 
 
2 O EMBRIÃO CRIATIVO – A PRECONCEPÇÃO 
Em nosso processo criativo, ao fazer analogia com um embrião é possível comparar o ácido 
desoxirribonucleico (DNA) trazido de cada gameta com o universo cultural de cada aluno juntamente 
à proposta didática escolhida pelo professor e sua bagagem cultural, o Embrião Criativo é o encontro 
destes universos culturais. 
Na preconcepção, ou seja, a fase expositiva, alguns conceitos, tais quais a” Mediação 
Cultural” e a “Nutrição Estética” são essenciais e servem como base para a condução da proposta 
didática. 
Mirian Celeste Martins e Gisa Picosque em seus trabalhos com arte educação deslocam 
conceitos de espaços culturais aproximando-os do universo escolar. Extraído principalmente dos 
museus, a mediação é usada na intenção de aproximar público e obra, porém ao trabalhar tal conceito 
no âmbito cultural outros fatores precisam ser considerados. 
O conceito de “Mediação Cultural” parte do pressuposto de agregar à mediação ao conceito 
de cultura, gerando inúmeras leituras ao observar o contexto da obra e também ao universo cultural 
dos alunos, considerando sua vivência e a cultura adquirida. Sendo assim, ao usar o conceito de 
Mediação Cultural é necessária a consciência de não estar apenas entre dois, mas sim um “estar entre 
muitos” (MARTINS; PICOSQUE, 2012). Neste sentido “estar entre muitos”, mirando o alunado, é 
estar atento ao universo de imagens e de códigos culturais presente em seu imaginário, ignorar este 
universo imagético pode ser desfavorável à realização da proposta artística didática, permitir 
sugestões e opiniões é fundamental na soma do processo.  
Na fase embrionária do processo de criação o professor é o responsável por mediar as 
referências do trabalho a ser feito. Ao voltar-se para o seu repertório artístico e cultural a “Nutrição 
Estética” é outro conceito pertinente e trabalhado na preconcepção.  
A nutrição estética na sala de aula é um modo de gerar o abastecimento dos sentidos 
movendo o saber sensível pelo oferecimento aos aprendizes de objetos culturais 
como imagens de obras de arte, música, fragmento de um texto poético ou de um 
texto teórico, um livro de história, um objeto do cotidiano ou um vídeo dentre outras 
formas culturais (MARTINS; PICOSQUE, 2012, p.36). 
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A “Nutrição Estética”’ pode parecer similar a um dos pilares da “Abordagem Triangular” 
elaborada por Ana Mae Barbosa. Ambas estão localizadas na etapa expositiva do conteúdo trabalhado 
em sala, porém algumas peculiaridades são latentes em suas diferenças. 
Intitulada inicialmente como “Metodologia Triangular” no final da década de 80, sua proposta 
passou a ser substituída por “Abordagem Triangular”, devido aos riscos de ser tratada como receita, 
impossibilitando assim as diversas maneiras de aprender das ações subjetivas de cada professor 
(SILVA; LAMPERT, 2016). Responsável por dar novo folego à arte educação, os estudos de Ana 
Mae foram responsáveis por corroborar uma abordagem didática baseada na experimentação com a 
codificação e a informação, partindo do oposto ao ensino do fazer por fazer. 
 
Um currículo que interligasse o fazer artístico, a história da arte e a análise da obra 
de arte estaria se organizando de maneira que a criança, suas necessidades, seus 
interesses e seu desenvolvimento estariam sendo respeitados e, ao mesmo tempo, 
estaria sendo respeitada a matéria a ser aprendida, seus valores, sua estrutura e sua 
contribuição específica para a cultura. (BARBOSA, 2005, p.35). 
 
Um dos tripés da “Abordagem Triangular” está associado à contextualização de obras de arte, 
estabelecendo ligações com o seu momento de criação, passando pela sua história ou tendo ligações 
com questões filosóficas e sociais. A Nutrição Estética destoa da contextualização de Ana Mae pelo 
fato de buscar mover os sentidos em direção à produção artística, expondo diversos recursos capaz 
de sensibilizar os alunos. As duas propostas estão inseridas na fase expositiva e de apreciação de 
imagens, ambas podem trazer conteúdos artísticos para o debate, porém na “Nutrição Estética” é dada 
ênfase na sensibilização, o afloramento das emoções pode ser explorado de diversas maneiras. 
A “Nutrição Estética” nos auxilia ao provocar inquietações nos alunos, contudo as perguntas 
de como fazer tal provocação são constantes. Tais perguntas deverão ser respondidas por cada 
educador na sensibilização com seu público, tomando as rédeas de sua mediação ao conjecturar todas 
as pertinências deste caminho (MARTINS; PICOSQUE, 2012). 
 
3 O EMBRIÃO CRIATIVO – PROCESSOS PRÁTICOS NA SALA/ATELIÊ 
O fazer é imprescindível no aprendizado em artes, através da bagagem cultural do professor 
é possível propor diferentes métodos e caminhos nesta etapa (BARBOSA, 2005). Após a fase de 
estetização, daremos foco ao fazer embrionário concentrado na sala/ateliê.  
O fazer nas artes visuais passou por diversas mudanças ao longo dos anos, principalmente nas 
décadas de 60 e 70, com a transformação das linguagens artísticas originando as instalações, 
happenings e performances, assim o espaço de produção do artista também se reconfigurou (SILVA, 
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2015). Atualmente o ateliê se adequa as necessidades e as demandas pessoais de cada artista, podendo 
ter outras funções além da produção.  
 
[...] percebemos que assim como a produção contemporânea é plural, também se 
mostra o ateliê contemporâneo como possibilidades múltiplas: sala de aula, 
residência temporária, espaço expositivo, moradia, galeria de arte, arquivo, local de 
trabalho não são usos excludentes, de forma que um mesmo espaço pode funcionar 
com inúmeras dessas funções apontadas. Se o ateliê não é mais origem ou destino 
da arte, ele deve ser entendido como o entre, o espaço intermediário. (SILVA, 2015, 
p.71). 
 
 
São raras as escolas da Rede Pública com um espaço dedicado as manifestações artísticas 
visuais, na indisponibilidade deste espaço, propomos, como descrito acima, a transformação da sala 
de aula em um ateliê, originando a sala/ateliê.  
A sala/ateliê não propõe apenas a transformação da sala em ateliê no sentido em que o fazer 
artístico determine está mudança, mas sim a transformação do espaço e sua reconfiguração. Nesta 
mutação as carteiras são agrupadas formando mesas, os alunos têm a liberdade de circulação em sala 
a fim de observar os demais trabalhos e os esboços desta produção são fixados nas paredes da sala, 
na intenção de manter a produção ativa. A reconfiguração do espaço o torna dinâmico e flexível, 
permitindo a circulação dos agentes inseridos no processo de criação, além deste fluxo, neste 
momento é preciso chamar a atenção para um fator extremamente pertinente no Embrião Criativo, o 
diálogo.  
[...] o diálogo é uma exigência existencial. E, se ele é o encontro em que se 
solidarizam o refletir e o agir de seus sujeitos endereçados ao mundo a ser 
transformado e humanizado, não pode reduzir-se a um ato de depositar ideias de um 
sujeito no outro, nem tampouco tornar-se simples troca de ideias a serem consumidas 
pelos permutantes. (FREIRE, 2018, p. 109). 
   
O conceito de “Educação Bancária”1 concebe o professor como o dominador pleno dos 
assuntos abordados em aula, ao invés da construção conjunta há uma verticalidade da informação, na 
qual somete o professor detém o conhecimento considerando os alunos recipientes vazios prontos 
para serem preenchidos. Por um viés oposto, a Educação Libertária em Paulo Freire visa à 
horizontalidade da informação, os conteúdos são discutidos e planejados em conjunto, com objetivo 
 
1 Na concepção de Paulo Freire a prática da Educação Bancária consiste em considerar os alunos como recipientes vazios 
prontos para serem preenchidos, sem considerar seus conhecimentos prévios. A Educação Bancária é oposta à Educação 
Libertária, está última defendida por Freire, na qual o diálogo é extremamente importante ao serviço do conhecimento e 
da libertação (FREIRE, 2018).  
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de problematizar o mundo concreto. Na “Educação Libertária” ao priorizar a ação dialógica o 
educador não é apenas a pessoa quem educa, mas também quem é educado. 
A sala/ateliê é o ventre desta troca, é justamente na etapa do fazer embrionário destinado às 
experimentações que os diálogos são frutíferos. Nesta etapa do processo de criação o diálogo é o elo 
entre os próprios alunos e o professor. Neste momento em torno da obra a ser realizada ocorrem 
diversas interferências desde trocas de ideias, citações de referências visuais e sugestões de técnicas. 
Todas demandas surgidas no decorrer do Embrião Criativo são pertinentes e necessárias 
devido ao aprimoramento do fazer dos alunos, os testes e experimentações são uma preparação para 
pintura mural. Pelo fato de a escola ser um lugar de referência afetiva para demais alunos, professores 
e membros da comunidade, a importância de inserir uma pintura no muro da escola deve ser encarada 
com seriedade e responsabilidade pelos próprios alunos.  
 
4 O FAZER FORA DO QUADRADO 
Com as formas e a composição da pintura direcionada é a vez da obra ganhar vida nos muros 
da escola. A seguir iremos situar brevemente sobre o quem vem a ser uma pintura mural e as 
possibilidades de aprendizado, além da prática em si. Sendo assim, inicialmente, é preciso mencionar 
o grafite, uma das manifestações artísticas urbana bastante difundida. 
O grafite teve seu início no final dos anos 60 e começo dos anos 70 em Nova York (COSTA, 
2007), atualmente é possível ver tal manifestação artística difundida mundialmente, sendo absorvido 
por setores antes distantes do universo da arte de rua, por exemplo, a própria escola.  
O alunado tem grande interesse nos grafites, tal fato pode ser atrelado à estética ou também 
pela necessidade de deixar a sua marca nas paredes, com relação ao último quesito apontado é 
possível tirar tal conclusão pelo grande número de “pichações” feitas com tinta, caneta ou outros, 
encontrados nas escolas.  
Com relação ao grafite algumas dúvidas sobre esta forma de expressão ainda prevalecem, 
principalmente quando comparado com a pichação. Um dos maiores representantes da Arte de Rua 
do Brasil, o paulistano Eduardo Kobra (2018) em entrevista dada enquanto circulava por alguns de 
seus murais em Nova York, diferencia algumas linguagens pictóricas encontradas nas ruas. 
De uma forma geral o suporte é o mesmo que é o muro, mas a pichação vem da 
caligrafia, são as letras e tudo mais. Então a pichação, por exemplo, é como se fosse 
uma logo marca também, então cada um tem o seu nome que é a sua tag, sai e espalha 
isso pela cidade, isso é pichação, ilegal. O grafite também é ilegal, o cara sai só que 
ele já vai fazer desenhos, são formas mais elaboradas, mas também é ilegal, por 
exemplo, o Banksy é um artista que faz de forma ilegal porque ele sai e pinta sem 
permissão. Agora quando tem a permissão do proprietário ai é um mural. (KOBRA, 
2018). 
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  Segundo Kobra ao diversificar as formas de expressões encontradas nas ruas foi inserido no 
final de sua fala a palavra mural fazendo referência às pinturas murais. 
A pintura mural difere de todas as outras formas de arte pictórica por estar 
profundamente vinculada à arquitetura. Nessa técnica, o emprego da cor e do 
desenho e o tratamento temático podem alterar radicalmente a percepção das 
proporções espaciais da construção. [...] 
Muralismo é a arte da pintura mural, que engloba o conjunto de obras pictóricas 
realizadas sobre parede (HONORATO, 2008/2009, p.4). 
 
Este tipo de prática artística urbana despertou a redescoberta da cidade, induzindo uma 
conexão direta entre manifestação cultural e a rua. A realização das diversas práticas informa a 
necessidade de uma resistência às articulações de poder estabelecido por normas e instituições, 
algumas intervenções artísticas urbanas visam justamente evidenciar suas operações, monitoramentos 
e controles (MANO, 2006).  
O processo de inserção da arte no espaço público a fim de superar a dicotomia entre ação 
artística e as situações banais do cotidiano desencadeou algumas redefinições no âmbito artístico, 
principalmente na figura do artista, antes restrito a reflexão de sua autoria e ação, passando a ter 
responsabilidades no encontro do fazer artístico com a cidade (MANO, 2006). 
Ao realizarmos uma Pintura Mural na escola é possível trazer tais questões para o embate, não 
nos conteúdos originários da pintura, mas sim em seus desdobramentos após sua realização.  
Quando a escola propõe tal disciplina seu interesse certamente está direcionado à decoração, 
entretanto, uma disciplina que busca tencionar e transformar o espaço da escola pela ação dos alunos 
tem mais a dizer. Questões como a ocupação do espaço público, ou mesmo o enfretamento da arte 
contra o massivo bombardeamento de imagens publicitárias, podem ser trazidas para o debate em 
sala. Outra possibilidade de reflexão está direcionada ao restabelecimento do espaço escolar pelo 
alunado ao romper com a uniformização do espaço. 
Além da ressignificação e transformação do espaço escolar pela arte é pertinente 
considerarmos a construção de pertencimento através da prática artística. Pertencimento significa que 
precisamos no sentir pertencente a tal lugar e ao mesmo tempo sentir que esse nos pertence, 
acreditando que é possível e válido interferir em sua rotina. Na medida em que os alunos se sentirem 
atores da ação, o que for sendo construído de forma participativa desenvolverá a corresponsabilidade. 
(AMARAL, 2006). 
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Pintura Mural com referência da obra da artista Beatriz Milhazes. Fotografia: Antônio Carlos Rodrigues 
Braz, 2019. Acervo pessoal. 
 
Pintura Mural de efeito 3D. Fotografia: Antônio Carlos Rodrigues Braz, 2018. Acervo pessoal. 
 
5 CONSIDERAÇÕES FINAIS 
O Embrião Criativo tem o objetivo de inserir o aluno dentro de um processo de criação com 
o foco na produção de uma pintura mural. Diferentemente de outras escolas da cidade em que houve 
o convite por parte da direção para artistas pintarem os muros das mesmas, na proposta apresentada 
a intenção é inversa, sendo o aluno o agente transformador do espaço escolar. 
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A proposta didática torna-se pertinente ao considerarmos alguns fatores como; a 
sensibilização dos alunos para além de conteúdos exclusivos das artes visuais, a transformação da 
sala de aula em ateliê e a construção de uma pintura coletiva em diálogo com os alunos. 
O interesse dos alunos em participar deste tipo de didática é significativo, neste sentido é 
importante ressaltar o zelo ao desempenharem tal função e a conscientização sabendo da importância 
de suas ações na modificação da identidade visual da escola.  
   Além das pessoas envolvidas no processo criativo, a proposta tem desdobramentos em outros 
segmentos da escola, como na direção, nos professores, demais alunos e comunidade. Durante sua 
realização, principalmente na parte externa da escola, pessoas ao entorno sempre teceram elogios 
tanto na atitude dos alunos como no trabalho propriamente. Tal constatação está certamente ligada à 
transformação, trazendo um novo olhar e percepção do espaço escolar por aquelas pessoas.  
Apesar de pequenos contratempos como o deslocamento dos alunos para fora da escola e a 
falta de alguns materiais, a proposta obteve resultados consideráveis ao conseguir mobilizar 
estudantes na imersão criativa realizada em diferentes etapas, além de reverberar a sua importância 
no próprio espaço escolar e possivelmente na comunidade. Após o registro deixado pelos alunos, a 
pintura mural nasce e se estabelece no cotidiano escolar, deixando a mensagem de uma transformação 
necessária à escola.   
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